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 История. Великая буржуазная революция 1789 года уничтожила монархию (взятие Бастилии) и установила республиканское правление во Франции. Эти социальные изменения определили пути развития культуры не только самой Франции, но всей европейской культуры. Буржуазная революция во Франции должна была сформировать новое общество – царство Свободы, Равенства и Братства. Однако не прошло и 5 лет, как свободы обернулась деспотизмом, массовыми казнями и развязывание новых захватнических войн. Приход к власти Наполеона I. Завоевательные войны Наполеона I – войны в Европе, война с Россией 1812 года и поражение. Крах наполеоновской империи и реставрации династии Бурбонов. Революция 1830-1848 годы. Франко-прусская война 1870 – 1871гг. Дни Парижской Коммуны.

 Религия. Католичество. Протестантизм.

 Философия. Получил развитие раздел философии, изучающий общество (его закономерности развития, структуру) и т.д. Во второй половине XIX столетия философ позитивист (материалист) Огюст Конт создает новую философскую науку «Социология».
Эстетика. Под влиянием событий новой эпохи разрушаются художественные принципы, идеалы, рожденные прошедшими веками. Художники стремились уловить и передать в своем творчестве образы нового времени. Формирование эстетических принципов:

· Революционного классицизма 

·  Революционного романтизма

·  Неоклассицизма (классицизма)

·  Реализма
·   Импрессионизма

·  Постимпрессионизма

·   Пуантилизма

·  Фовизма

·  Сюрреализма

·  Экспрессионизма

·  Кубизма. 

· Дадаизм

Этика. Этические воззрения формируются на основе рационального мышления. Этические категории, вопросы морали и нравственности рассматриваются с точки зрения гуманистических идеалов. Поэтому их содержание носит светский характер. 

 Наука. Научная мысль связано с развитием производства. Открытия в науке имели прикладной характер, т.е. сразу внедрялись в производство. Получили развитие такие науки: физика и механика, химия, география и картография, астрономия, медицина.

 Мировоззрение. Синкретический характер мировоззрения и его влияние на искусство.

Искусство. На протяжении столетия от Великой буржуазной революции 1789 го до конца XIX века, французское искусство занимало ведущее место в мировом искусстве. Это было закономерно и обусловлено передовой ролью Франции в политической и общественной жизни Европы. Выдающиеся достижения французского искусства и культуры были тесно связаны с революционными идеями эпохи. На протяжении XIX века резко обостряется борьба между прогрессивной и буржуазной культурами.
С последней трети XVIII века, в канун революционных событий и во времена самой революции искусство Франции оказалось охвачено новой волной классицизма. Новые требования жизни вызвали потребности в новом искусстве, новом языке и новых средствах выразительности. Увлечение античной культурой совпало с самыми насущными требованиями искусства героического, высокогражданственного, создающего образы, достойного подражания. Во времена империи
В искусстве Франции продолжают свое развитие такие направления как реализм и классицизм (неоклассицизм), а также появляются и новые направления: романтизм, натурализм, импрессионизм, постимпрессионизм, пуантилизм, символизм. Однако господствующим направлением в культуре и в искусстве было реалистическое направление, которое выражало передовые идеи времени, утверждает эстетические ценности, воспевает красоту природы и человека труда. Во второй половине XIX века реалистическое направление формирует критические позиции, в искусстве, т.е. отражает основные противоречия эпохи, социальные условия жизни народа. Таким образом, формируется метод критического реализма в искусстве.
Виды искусства:
 Архитектура.  Художники-архитекторы, пытаясь воплотить мечту о гармоничном мире, начинают решать задачу по строительству идеального города. Эту задачу воплощает в своих градостроительных чертежах Клод Николя Леду, он создает проект промышленного города Шо и частично его воплощает (застава Ла Вилет). 

 С начала XIX века в архитектуре господствующее положение занимает неоклассицизм (классицизм). Этот стиль постепенно приобретает черты нового времени, а именно, отражает величие императорской власти Наполеона и Франции в мире. Таким образом, неоклассицизм, обретая черты академизма, становится официальным и получает новое название -  ампир (от франц. «империя»). 


Особенности стиля: 

· Тяжеловесность, торжественность, помпезность

·  широкое применение ордерной системы

·   использование древнеримских (массивных) архитектурных форм

· грандиозных размах архитектурных сооружений. 

В интерьере сооружений используется

· стиль ампир, представляющий собой, изысканно роскошное убранство: тяжеловесная мебель (красное, черное, ореховое дерево, карельская береза), 

· сами изделия массивные и внушительные по форме и хорошо инкрустированные. 

  Архитекторы:

· Поль Виньон - «Церковь Мадлен» (Париж)

·  Жан Франсуа Шальгрен - «Триумфальная арка» (была заложена по приказу Наполеона I, в честь победы при Аустерлице над войсками Австрии и России), расположена на пересечении 12 улиц. В 1863 году была разбита «Площадь Звезды», в 1970 году переименована в площадь Шарля де Голля.

· Шарль Гарнье – театр «Гранд – Опера»

· Шарль Персье и П.Ф. Л. Фонтен - «Триумфальная арка» расположена на площади «Карусель» возле Лувра, бывшие въездные ворота дворца Тюильри 

·  Джардини, Лассюранс, Обер, Жак Габриель - «Бурбонский дворец» (заседает парламент Франции)

·    Жак Гондуэн и Жан Батист Лепер - «Вандомская колонна» (повторила форму Колонны императора Траяна) на «Вандомской площади» Ж. А. Мансар

·  Поль Абади и Мань – базилика «Сакре-Кер» (франц. «святое сердце Христово). Возводилось после событий 1870 – 1871 гг. - франко-прусская война, революция, как символ национального возрождения и примирения. Построена базилика в романо-византийском стиле. 
· «Фонтан Шатле» -  создан по проекту Франсуа-Жана Бралля главного инженера службы водоснабжения города Парижа, был установлен фонтан в память побед, одержанных Наполеоном Бонапартом. «Фонтан Победы» известен также как «Пальмовый фонтан», колонна украшена пальмовыми листьями, между которыми выбиты названия наполеоновских побед в Италии, Египте и Германии. Венчает колонну богиня Победы, творение скульптора ампираЛуи Симона Базо.   Монумент является характерным образцом наполеоновского  («стиля Империи»), сочетающего в себе черты классической архитектуры императорского Рима с вошедшими в моду египетскими мотивами.

     
  
· «Эйфелева башня» (высота 300 метров) -  инженер Александр Гюстав Эйфель – была построена в 1889 году и первоначально задумывалась как временное сооружение, служившее входной аркой парижской выставки. Эйфелевая башня, впоследствии ставшая символом Парижа.
 В Париже решаются вопросы градостроительства: перестройка улиц, создание площадей (оформление «Площади Звезды» при Османе) и проспектов; а также идет перестройка и отделка интерьеров Лувра.

Скульптура. В пластике во второй половине XIX века не наблюдается такого яркого развития импрессионизма. Наиболее близок к импрессионистам в некоторых работах был Огюст Роден. Определяющим в его произведениях всегда был не объем, а цвет. Ощущения цвета создавалось неровной бугристой поверхностью статуй, на которой из-за впадин и возвышений возникали многочисленные светотеневые блики. Подвижная, рельефная, беспокойная поверхность создавала не только сложный психологический образ, но и насыщала его динамизмом и экспрессией. Именно поиск временного, изменчивого в человеке, стремление воплотить в статическом искусстве всю трепетность жизни, новаторский характер моделировки вызывали бурю негодования общественности. Роден много и успешно занимался жанром портрета. В произведениях скульптора присутствует то элементы примитивизма, то элементы модернистской стилизации, но главное, что присуще его творчеству, это умение выразить напряженное внутреннее движение, подчинить пластическую форму определенному психическому переживанию. Сам скульптор утверждал, что моделирует не форму, свет и тени. Вместе с тем при всей импрессионистской направленности творчества, Роден предстает в своих произведениях как один из великих реалистов в истории искусства. Влияние Родена испытали на себе и его современники (французы) -  Франсуа Помон, Эмиль Антуан Бурдель, Аристид Майоль.   Рельефы. 

Живопись. Накануне Великой французской революции в живописи Франции ярко утверждаются классицистические тенденции. Вновь в искусстве выдвигается роль разума, как главного критерия в познании прекрасного, вновь искусство призывает, прежде всего, воспитывать в человеке чувство долга, гражданственности, служить идеям государственности, а не быть забавой и наслаждением. Теперь, в канун революции, это стало приобретать более конкретный характер, целенаправленный, тенденциозный характер. 
Наиболее ярко происходит слияние традиции античности, эстетики классицизма с политикой революции и политической борьбой в творчестве Жака Давида. Это дало появлению нового стиля в живописи - революционный классицизм. Идеалом общества в этот период была античность не греческая, а римская (времена Римской республики). Строгое изящество письма Давида предопределило появления классицизма с характерными чертами, которое получил название – ампир (от франц. – empire – империя). За основу «стиля империи» были взяты формы искусства Древнего Рима, поскольку Наполеон стремился к блеску и славе римских императоров. Пышность, великолепие и театральность отличают этот «величественный стиль римлян».
 Классицизм (неоклассицизм). В первое десятилетия XIX века в искусстве были сильны позиция классицизма как художественного направления. В этот период происходит становление творчества Доменика Энгра, который развивает традиции Давида (революционный классицизм) и утверждает академический классицизм, не изменяя при этом форму выражения, а только само содержание. Это художественное направление в живописи называется неоклассицизм или ампир. Своим творчеством художник вступил в противоборство с романтиками.

 Особенности классицизма в живописи. Сознательный отход художника от революционности давидовского классицизма, отрицание современности и уход в мир идеального. Строго придерживался классицистической системы: композиция строго логична, фигуры напоминают античный рельеф, колористическое решение подчинено рисунку, линеарно-пластическая моделировка, отточенность формы, лаконизм строго отобранных деталей. Художники: Жак Давид – основоположник «революционного классицизма», Доменик Энгр – глава французской академической школы.
 Романтизм. На рубеже XVIII и XIX столетий зарождается новое направление в художественной культуре – романтизм. Термин «романтизм» возник в начале в применении к литературе, потом это понятие распространяется на музыку и изобразительное искусство. Это направление возникло на почве разлада идеала и действительности. Решающую роль в его зарождении сыграли эпоха Просвещения и Французская революция. Идеи «свободы, равенства и братства» оказались утопической мечтой, а эпоха революции и десятилетняя наполеоновская эпопея закончилась мрачной реакцией. Все это породило настроения разочарования жизнью, пессимизма, новую модную «болезнь» - «мировую скорбь» и нового героя, бунтующего, не находящего себе места, обуреваемой глухой тоской, которая гонит его из края в край, из страны в страну часто в поисках смерти. 
Романтизм как стиль в искусстве представляет явление собой сложное и неоднородное. Вместе с тем он обладает определенной цельностью и рядом признаков, позволяющих говорить о нем как о едином литературно-художественном течении. Главная и основная предпосылка этой цельности заключалась в том, что «романтизм» был детищем Французской революции. В каждой национальной культуре, в зависимости от общественно-политического развития страны, ее художественных традиций, психологического склада народа, он имел свои особенности. Для романтической живописи во Франции характерным был показ переломных моментов истории, наивысшего накала душевных сил, стихии сильных страстей, что определило его оценку как революционного романтизма.  

Романтическая живопись Франции возникает как оппозиция классицистической школе Давида, академическому искусству, именуемой «Школе». Это была оппозиция (в широком смысле) официальной идеологии эпохи реакции, протест против мещанской ограниченности. Поэтому романтические произведения носят патетический характер, тяготение к экзотическим мотивам, к историческим и литературным сюжетам, игра воображения, или наоборот, мечтательность, и полное отсутствие активности. Все это, по мнению романтиков должно увести людей «от тусклой повседневности». Идеал романтиков туманен, оторван от реальности, но всегда благороден и возвышен. Мир в представлении романтиков постоянно находится в движении. Это есть трагическое столкновение и противоборство титанических сил. Все это возможно отразить только в монументальных формах, так появляется многофигурная историческая картина в живописи. В литературе – это поэма, роман и драма; симфония, кантата – в музыке.  Романтики меняют и принципы формообразования.
 Особенности романтизма в живописи. Важным компонентом формы становится цвет. Делакруа и его современники обращаются к творчеству Тициана и Веласкеса, изучают открытия физики в области цвета. Стремительные ритмы вносят динамизм и экспрессию в композицию, которая стоится не на основе симметрии, а на принципе динамического равновесия. Представители «Школы» восставали против языка романтиков: возбужденный горячий колорит, нет точной моделировки формы (как у «классиков»), сильный контраст цветовых пятен, экспрессивность рисунка, иногда хаотичность композиции, лишенной величавости и незыблемого спокойствия. Таким образом, борьба между «Школой» и романтиками по существу было столкновение двух различных художественных мировоззрений. Романтизм в живописи не имел не четкого определения. Его, как правило, противопоставляли «правильному искусству», т.е. классицизму. Поэтому романтизм обвиняли в небрежности рисунка и композиции, отсутствие стиля и вкуса, в подражании грубой и случайной натуре. Однако иногда трудно провести четкую грань между классицизмом и романтизмом. Например, творчество Теодора Жерико. Его живописное начало не преобладало над рисунком, а творчество связано с романтизмом. Художники: Эжен Делакруа (лидер романтического направления), Теодор Жерико, Антуан Гро и другие.
  Барбизонцы. Так называли художников пейзажистов, которые создали свою школу в деревне Барбизон близ Фонтенбло. В середине XIX века художники Теодор Руссо, Жан Дюпре, Константин Тройон основали национальную школу пейзажной живописи. Они отказались от традиционного классического пейзажа Николя Пуссена с обязательными руинами, аллегорическими фигурами, строгим композиционным построением.
 Особенности творчества барбизонцев.  В основу своего творчества они положили «пейзаж настроение», изображение родной природы и ее постоянно меняющегося состояния. Их общий художественный стиль, состоящий в передачи взаимодействия цвета и света, предмета и пространства, и общий художественный метод -  зарисовки непосредственно натуры.  Художники писали этюды с натуры и завершали свои работы в мастерской. Их всех объединяло желание внимательно изучать природу и правдиво ее изображать. Однако это не мешало художникам каждому сохранять свою творческую индивидуальность. Художники – барбизонцы: Теодор Руссо, Жюль Дюпре, Шарль Добиньи, Диаз делла Пенья, Константин Тройон. 
Одно время в Барбизоне работал Франсуа Милле, его творчество стояло несколько особняком. Основной темой художника была крестьянская тематика, героем его картин становится крестьянин. Своим творчеством художник создает монументальный образ труженика земли. Сельский труд это есть естественное состояния человека, в труде проявляется связь человека с природой, которая не только облагораживает его, но это есть форма бытия человека. Человеческий труд умножает жизнь на земле. Для почерка Франсуа Милле характерен предельный лаконизм, отбор главного, позволяющего передать общечеловеческий смысл в самых простых, обыденных картинах повседневной жизни. Большинство картин художника пронизаны чувством высокой человечности, покоя, умиротворения. Творчество Милле положило пути дальнейшего развития данной темы в искусстве во второй половине XIX века и в XX столетии.
 Камиль Коро – художник пейзажист. Его способ передавать световую среду, его отношение к непосредственному впечатлению от природы и человека имели большое значение для утверждения в живописи импрессионизма и во многом созвучны их искусству. Человек в пейзажах Коро органически входит в мир природы. В пейзажах художника редко встречаются борьба стихий, ночной мрак, что так любили романтики. Он изображает предрассветную пору или грустный сумерки, предметы в его полотнах окутаны мглой или легкой дымкой прозрачные лессировки обволакивают формы, усиливают серебристую воздушность. Но главное – изображение всегда пронизано личным отношением художника, его настроением. Его гамма цветов не богата, но тем не мене художник умеет создать неповторимые гармонии. Творчество Коро испытало на себе влияние английских пейзажистов, особенно Констебла.
Критический реализм. В недрах романтического искусства начала XIX века стал формироваться реализм, связанный с прогрессивными общественными настроениями. Впервые этот термин ввел в обиход в середине XIX века французский литературный критик Ж. Шанфлери для обозначения искусства, противостоящего романтизму и символизму. Реализм в широком смысле слова нацелен на полное отражение реальной жизни. Он является своеобразным эстетическим стержнем художественной культуры, который ощущался уже и в эпоху Возрождения ( «ренессансный реализм»), и в эпоху Просвещения («просветительский реализм»). Но с 30 годов XIX века реалистическое искусство, стремилось к точному отображению окружающего мира и невольно обличало буржуазную действительность. По времени это течение получило название критический реализм и совпало с подъемом рабочего движения в различных странах Европы. Во Франции реализм был связан с прагматизмом, преобладанием материалистических взглядов, господствующей ролью науки. Критический реализм как новое мощное художественное направление активно утверждает себя в жанровой живописи - Густав Курбе, и в графике – Оноре Домье.
Реализм, как понимал его Курбе, является элементом романтизма и был сформулирован еще до Курье: правдивое изображение современности, того, что видит художник. Больше всего художник наблюдал и лучше знал обитателей своего родного Орнани, деревень его местности Франш-Конте.  Поэтому именно жители этих мест, сцены из их жизни и послужили для Курбе «портретами своего времени», которые он создал. Простые жанровые сцены он сумел трактовать как возвышенно-исторические, и незатейливая провинциальная жизнь получила под его кистью героическую окраску. Художник умел передать типичное через индивидуальное, создать целую галерею провинциальных характеров на материале сугубо конкретном – на портретном изображении родственников, а также жителей Орнани. Для Курбе пластическая форма воплощается в объеме, и объем для вещей для него важнее силуэта. В этом он приближается к Сезанну. Он редко строит свои картины в глубину, его фигуры как бы выступают из картины. Форма Курбе не опирается ни на перспективу, ни на геометрию, она определяется, прежде всего колоритом и светом, которые лепят объем. Главным средством выражения Курбе был цвет. Его гамма очень строга, почти монохромна, построена на богатстве полутонов.
Революция 1830 года открыла новый этап и в истории художественной культуры Франции, в частности способствовала развитию карикатуры, как мощного средства критики. В литературе, поэзии, в изобразительном искусстве – графике наиболее живо отзывались на революционные события. Все исторические события, происходившие во Франции, нашли свое яркое отражение в графике и живописи Оноре Домье. Художник был признанный мастер сатирической графики. Блестящий рисовальщик, мастер линии, он одним штрихом, пятном, силуэтом создавал выразительные образы и сделал политическую карикатуру подлинным искусством. Виртуозно владея техникой светотени Домье использовал в живописных рабатах графические приемы и всегда подчеркивал контур. В своих произведениях художник выступает не только страстным борцом против пошлости, ханжества, лицемерия, но и тонким психологом. Комическое у Домье не поверхностное зубоскальство, оно всегда отмечено печатью горького сарказма, личная боль по поводу несовершенства мира и человеческой природы.   В своем творчестве художник единичное событие умеет представить в обобщенном художественном образе, кажущую случайность поставить на службу монументальности – черты присуще и Домье живописцу. Живопись полна печальной суровости, по временам – не высказанной горечи. Предметом изображения становится мир простых людей: прачек, водоносов, кузнецов, бедных горожан, городской толпы. Размеры живописных полотен Домье не были большими по размеру, но по своему звучанию темы современности были монументальны по своему значению. 
 
Импрессионизм. Это направление в искусстве возникло в последней трети XIX и начала XX веков. Его представители стремились передать свои мимолетные впечатления и наиболее естественно запечатлеть реальный мир в его подвижности и изменчивости. Во французском искусстве второй половины XIX века ему принадлежит важнейшее место, и с ним связаны решительные сдвиги в развитии живописи последующих десятилетий не только во Франции. Важную роль в формировании живописи импрессионизма играли художники барбизонской школы. В основу своего творчества они положили «пейзаж настроение», изображение родной природы и ее постоянно меняющегося состояния. Их общий художественный стиль, состоящий в передачи взаимодействия цвета и света, предмета и пространства, и общий художественный метод -  зарисовки непосредственно натуры. Творчество художника – пейзажиста Камиля Коро по колориту и живописной технике связующим звеном между классической традицией и импрессионизмом. Особенно важную роль в формировании этого направления сыграло творчество Эдуарда Мане. Признанным вождем новой школы был Клод Моне, именно он сформулировал ее принципы, разработал программу пленэра и живописную технику. Художники: Клод Моне, Эдуард Мане, Камиль Писсаро, Альфред Сислей. 
Творчество художников Огюста Ренуара и Эдгара Дега по своему характеру было близко к импрессионистам, но они не были их последователями.
 Импрессионистский метод был доведен до логического конца в творчестве таких художников, как Жорж Сера и Поль Синьяк. Они пытались создать научную теорию цвета, приложить к искусству научные открытия в области оптики, составляли диаграммы, стараясь раздельными укороченными мазками чистых цветов спектра, доведенными до яркой и чистой по цвету точки, никоим образом, не смешивая на палитре, передать сложную световоздушную среду. Отсюда и название последнего этапа импрессионизма – неоимпрессионизм, или дивизионизм (разделение), или пуантилизм (точка).
Постимпрессионизм. На середину 80 годов приходится своеобразный перелом в развитии французской художественной культуры. Важнейшим течением в искусстве стал постимпрессионизм. Художники этого направления в ранний период своего творчества сами были импрессионистами, но приступили к поиску своего стиля. Главное отличие художников этого направления заключалось в отсутствии единой эстетической концепции, в их разобщенности, хотя их искусство базировалось на визуальном восприятии мира. Художники – постимпрессионисты Ван Гог, Поль Гоген, Поль Сезанн. Творчество этих художников имело огромное влияние на развитие художественной культуры XX века. 
 Поль Сезанн первым осознал, что импрессионизм чреват беспредметностью и соединил цвет и форму, как бы выстраивая четкими и жесткими мазками контуры изображаемых предметов, наделяя их пластической мощью. Сущность сезанновских исканий – в передаче цветом неизменной вечной реальности, выявление геометрической структуры природных форм. Наиболее сильная сторона таланта Сезанна – колорит. Взамен кажущейся случайности импрессионистов Сезанн принес материальную крепость, чувство массы, пластическую ясность форм, устойчивость, чеканную выразительность своих форм.  Отвоевав у импрессионистов объемность и материальность предметов, Сезанн утратил некоторую конкретность формы, чувство ее фактуры. Техникой раздельных мазков Сезанн моделировал предмет посредством цилиндра, шара, конуса, добиваясь взаимодействия объема с окружающим пространством. Это обусловило некоторую геометричность его живописи, а самого Сезанна сделало провозвестником кубизма (течение начала XX века). Для творческой манеры художника характерно произвольное видоизменение реального пространства, нарушая законы линейной перспективы, выдвигая дальний план, как бы вперед и оказываясь мысленно внутри изображаемого пейзажа.

Ван Гаг - величайший художник постимпрессионизма, в тоже время является и родоначальником экспрессионизма (течение живописи начала XX века). Художник видел мир как неустанный круговорот, как вечное движение, его дороги, грядки и борозды действительно убегают вдаль, а кусты горят на земле как костры. В своих картинах, в отличие от Клода Моне изображал не один миг, а непрерывность мигов. Поэтому он менял свою технику по нескольку раз в пределах одной картины, так как каждый предмет впечатлял его по-разному. Техника художника представляла - точки, запятые, вертикальные точки, сплошные пятна, наложение красок резкими зигзагообразными и параллельными движениями. Поэтому внутреннюю экспрессию своих картин достигается художников за счет особой техники письма. Большой выразительностью в его картинах, нежели техника, являлся колорит. Порой естественные цвета не были, по его мнению, достаточно яркими, поэтому он сам усиливал их цветовое звучание. Сама жизнь Ван Гога была полна противоречий и несправедливости, это и предопределило характер творчества. Отсюда болезненно-нервный, экспрессивный характер произведений, особенного последнего периода его жизни. У Ван Гога не подражателей как у других художников, так как его искусство было очень субъективным.

  Не менее своеобразным, самостоятельным путем шел Поль Гоген. Он не был удовлетворен ни темами, которые предоставлял ему европейский мир, ни самой буржуазной цивилизацией. Он уезжает в экзотические страны, пленяясь примитивной жизнью таитянских племен, сохранивших безмятежный покой, первозданную чистоту и цельность, присуще детству человечества. Особенность живописной манеры «таитянского» Гогена состоит в ярко выраженной декоративности, стремлении закрашивать одним цветом большие плоскости холста, в использовании линейного контура, в любви к орнаменту, которая присутствует на тканях одежд, на коврах, в пейзажном фоне. Гогена в истории искусства связывают с направлением символизма, и распространившегося в конце XIX века и начале XX века течения – примитивизма. Гоген намеренно пришел к примитивизации формы. Он пользуется предельно упрощенным рисунком, формы нарочито плоскостны, краски чистые и яркие, композиции носят орнаментальный характер. Художник не пользуется светотеневой моделировкой, а накладывает цвет ровными плоскостями, в контрастном сопоставлении. Плоскостность, орнаментальность, яркость красочных пятен – декоративность искусства Гогена позволили назвать его стиль ковровым.
   Тулуз-Лотрек. Освоив художественный опыт Дега, Сера, Ван Гога и многоцветность японских гравюр, выработал свой стиль: где активная роль принадлежала линии, а гротеск сочетался с изощренной декоративностью. Во многих своих работах художник писал своих героев в профиль. Тематикой его произведений была окружающая жизнь простых людей: цирк, велосипедный спорт, театры, суды и больницы, монмартрские кабаре и кафе-каштаны. Но настоящим миром Тулуза Лотрека стал мир театра, цирка, кафе с его знаменитыми танцовщицами и шансонье. Важнейшей частью творчества художника плакатное искусство. Стиль его плакатов и афиш, основанный на обобщении формы, на динамизации ритма, на выявлении декоративный возможностей линии и цвета, стал неотъемлемой составляющей «арт. нуво» (нового искусства»).  
Сюрреализм. Модернистское направление в искусстве XX века, провозгласившее источником искусства сферу подсознания (инстинкты, сновидения, галлюцинации). Сюрреалисты взяли за основу теорию Зигмунда Фрейда: о бессознательном, как важнейшей сфере человеческой психики, о значении сновидений для понимания подлинных вкусов, влечений и причин поступков человека. Философской основой сюрреализма являются идеи философа Анри Бергсона, который считал, что суть явлений можно постичь не разумом, а интуицией. Методом сюрреализма - есть разрыв логических связей, замененных субъективными ассоциациями.  Главными чертами сюрреализма являются пугающая противоестественность сочетания предметов и явлений, которым придается видимая достоверность.
 Сюрреализм возник в Париже в 20 годах XX века. Вокруг писателя и теоретика искусства Андре Бретона собирается художники (Жан Арп, Макс Эрнст, Марсель Дюшан), литераторы и поэты – Луи Арагон, Поль Элюар, Филипп Супо и другие. Они не просто создавали новый стиль в искусстве и литературе, они стремились переделать и изменить жизнь. А потому были уверены в том, что бессознательное и неразумное начало олицетворяет собой ту высшую истину, которая должна быть утверждена на земле. Свои встречи они называли «сны на яву», позаимствовав термин sommeils у Гийома Апполинера, так как занимались странными вещами – они играли. Эта забава представляли собой игру, напоминающую игру «буриме», суть которой заключена в следующем, составление фразы, не зная о частях, написанные другими участниками игры. Иными словами, их интересовали случайные и бессознательные смысловые  сочетания. Целью этих игр была тренировка отключения сознания и логических связей. Таким образом, они считали, что вызывают из бездны глубинные, подсознательные хаотические силы.
 В 1922 году в Париже сюрреалистическая группа Андре Бретона объединилась с группой художника Андре Массона, который стремился создавать картины и рисунки, освобожденные от контроля сознания. Андре Массон разрабатывал оригинальные приемы психотехники, призванные отключить «рацио» и черпать образы из сферы подсознательного. По мнению А. Якимовича, «сюрреализм», действительно есть не течение в искусстве, а тип мышления, способ взаимодействия с миром, и, следовательно, стиль жизни. Сюрреализм стремился по-новому поставить и решать коренные вопросы бытия и экзистенции человека, на меньшее он не соглашался».

 В 1924 году после слияния двух групп появляется «Первый манифест сюрреализма, написанный Андре Бретоном, также был основан журнал «Сюрреалистическая революция». С этого времени сюрреализм становится интернациональным движением, он проявил себя в таких видах искусства как в живописи и скульптуре, в литературе, театре и киноискусстве. С 1925 по 1936 годы ознаменованы триумфальным шествием сюрреализма по мировым столицам (выставки в Лондоне, Нью-Йорке и других городах). К этому времени к сюрреалистам примкнул и Сальвадоре Дали, будущий «король сюрреализма». На формирование творческого пути и личности Дали немаловажную роль сыграл и дадаизм, - течение в искусстве XX века. Сюрреалистическое отношение к бессознательному, к стихии хаоса прямо вырастает из дадаистского «посева». Однако направленность активности у сюрреалистов была иной, не просто разрушительной, а созидательной, но через разрушение. По мнению Макса Эрнста, (один из основоположников сюрреализма), первым революционным актом сюрреализма было то, что он настаивал на чисто пассивной роли автора в механизме поэтического вдохновения и разоблачал всякий контроль со стороны разума, морали и эстетических соображений. Чтобы освободиться от «контроля разума» они использовали два вида приемов.
      Первый – это были чисто механические методы, «охоты за случайностью». Например, подкладывали под лист бумаги шероховатые поверхности и натирали бумагу сухими красками, при этом получались фантастические конфигурации (техника фроттажа). 
Второй -  ведущие мастера не останавливаются на таких примитивных методах. Они стремились добиться внутренней и личностной иррациональности, отключение разума на уровни психической жизни, используя своеобразные формы зрительного самогипноза. «Завораживающая» сила, как известно, проявляется при длительном наблюдении языков пламени, движения облаков и т.д. Этот переход от «механических» приемов к «психическим» (психоаналитическим) постепенно захватил всех ведущих мастеров сюрреализма.
Три условия бессознательного творчества сформулировал Андре Массон:

1. освободить сознание от «рацио» и достичь состояния близкого к трансу

2. полностью подчиниться неконтролируемым и неразумным внутренним импульсам

3. работать по возможности быстро, не задерживаясь для осмысления сделанного

В своем творчестве Сальвадор Дали пользовался такими рекомендациями, однако большие надежды возлагал на освобождающую силу сна. Художник принимался за холст и сразу же после утреннего пробуждения, когда мозг еще не полностью освободился от образов бессознательного (влияние идей фрейдизма).
Дадаизм.  Странное слово «дада» название одному из этапов европейской культуры (правда, иногда дадаизм именуют контркультурой, или антикультурой). Существуют разные варианты толкования дадаизма или искусство « дада». Это словечко представляет собой детский лепет, игрушечный конек, как его называют французские ребятишки, не то бред больного, не то шаманское заклинание.  Основатель течения, французский теоретик искусства, живописец и поэт, выходец из Румынии Тристан Тцара (настоящее имя Сами Розеншток) заявлял, что «дада» можно перевести с языка одного из африканских племен как хвост «хвост священной коровы». На самом деле слово понравилось, потому, что ничего конкретного не обозначало и могло быть использовано им и его единомышленниками для обозначения своей деятельности.
Родилось движение в Швейцарии, нейтральном государстве, куда в годы Первой мировой войны стекались дезертиры из разных стран. Среди них оказались художники и литераторы. По существу это искусство есть дерзкое, эпатирующее «антитворчество», возникшее в обстановке ужаса и разочарования художников перед лицом катастрофы – мировой войны, европейских революций. Мировая катастрофа опрокинула все представления о порядке вещей и здравом смысле. Бессмыслица происходящего оправдывала крайний протест против любой, даже «революционной культуры. Ведь она была не способна ни повлиять на это безумие, ни остановит его. Мир разваливался на глазах в циничной и самоубийственной войне, однако политики продолжали выступать с высопарными лозунгами. И дадаисты презирали его, смялись над ним, дразнили и провоцировали. Они ничего не предлагали взамен, как футуристы, а просто играли. Это течение в 1916-1918 году смущало покой Швейцарии, Австрии, Франции, Германии. Поэты декламировали бессвязные наборы слов, обычно хором. Счет из прачечной мог быть прочитан как стихотворение. Художники показывали свои композиции, в которых не усматривалось ни малейшего смысла. В абстракциях или коллажах они произвольно совмещали разные предметы, нисколько не заботясь о какой бы то ни было цельности. Знаменем, символом всеотрицающего дадаизма стала его кощунственная «Мона Лиза с усами». 
 Дадаизм в принципе отвергал всякую позитивную эстетическую программу и предлагал «антиэстетику». Для дадаистов все «разумное, доброе, вечное» потерпело крах, ибо  мир оказался безумным, подлым и эфемерным. Программа дадаистов заключалась в разрушении любого стиля и любой эстетики посредством «безумия». Главным видом деятельности художников стало абсурдированное зрелище, воинствующая «антихудожественность», которая в частности, выразилась в использовании предметов фабричного производства в художественных композициях. Например, выставка живописи и графики дадаистов в Париже в 1921 году проходила в темноте, зрители при входе осыпались ругательством, устроители выставки мяукали, играли в догонялки, изредка зажигали спички так далее.
Дадаисты первыми положились на случай, как главный рабочий инструмент. Художники стали бросать на холст краски, предоставляя красочному веществу и силе броска образовывать иррациональные конфигурации. Сам творец при этом рассматривался, как орудие, марионетка каких-то мировых сил. Бунт дадаистов был недолгим и к середине 20 годов исчерпал себя. В 1919 году в Париже образовалась группа «абсолютные дадаисты», в которую вошли Луи Арагон, Андре Бретон, Поль Элюар и другие литераторы. Полемизируя с Тцара, который настаивал на полном отрицании всего и вся, Бретон и его товарищи говорили о необходимости создании нового знания и относились к своим изысканиям вполне серьезно. Так в недрах дадаизма зародилось еще одно мощное художественное направление – XX века сюрреализм. Сюрреалистическое отношение к бессознательному, к стихии хаоса прямо вырастает из дадаистского «посева». Выразительные средства богемного анархизма дадаистов сильно повлияли на художника Дали, и он стал верным продолжателем их скандальных выходок.
Экспрессионизм. Течение в европейском искусстве эпохи модернизма, получившее наибольшее развитие в первые десятилетия XX века, преимущественно в Германии и Австрии. Экспрессионизм стремится не столько к воспроизведению действительности, сколько к выражению эмоционального состояния автора. Он представлен в таких видах искусства: архитектура, живопись, литературу, театр, музыку и танец. Это первое художественное течение, в полной мере проявившее себя в кинематографе.
 Экспрессионизм возник как болезненная реакция на уродства цивилизации начала XX века, Первую мировую войну и революционные движения. Поколение, травмированное бойней мировой войны (на которой погибли такие крупные мастера, как Август Маке и Франц Марк), воспринимало действительность крайне субъективно, через призму таких эмоций, как разочарование, тревога и страх. Эстетизму и натурализму старшего поколения они противопоставляли идею непосредственного эмоционального воздействия на публику. Для экспрессионистов превыше всего субъективность творческого акта. Принцип выражения преобладает над изображением. В картинах основной мотив - боль и крик.  Экспрессионист желает, превыше всего, выразить себя.  Есть такое предположение, что сам термин «экспрессионизм» был введен чешским историком искусств Антонином Матейчеком в 1910 году в противоположность термину «импрессионизм». Обращение немецких писателей и художников начала XX века к хаосу чувств происходило в контексте открытия и «аполлоновского» и  «дионисийского»  начало, (иррациональное  начало в искусстве), о котором писал Ницше в трактате «Рождение трагедии». Своими предшественниками немецкие экспрессионисты считали постимпрессионистов, (Винсент ван Гог) которые в конце XIX века, открывая новые экспрессивные возможности цвета и линии, перешли от воспроизведения действительности к выражению собственных субъективных состояний. Драматические полотна Винсента ван Гога, Эдварда Мунка и Джеймса Энсора при всей индивидуальности манер этих художников пронизаны сильными эмоциями восторга, негодования, ужаса.

Фовизм (дикий) — направление во французской живописи конца XIX века и начало XX века (официальное начало). Классическим периодом фовизма принято считать время с 1904 по 1908 год. Наиболее важный этап приходится на 1905—1907 годы. Характерный прием фовизма — обобщение пространства, объёма и рисунка, сведение формы к простым очертаниям, исчезновение светотени, нарушение принципов  линейной перспективы, интенсивный яркий свет.   Главную роль в формировании фовизма сыграл Анри Матисс. Он создал новый стандарт изображения декоративного полотна, где ключевая роль отведена не линии, а цветовому пятну. Благодаря Матиссу, новый художественный метод в живописи, -  цветовая плоскость -  стала главным художественным инструментом в искусстве XX столетия.
Кубизм - модернистское направление в изобразительном искусстве, прежде всего в живописи, зародившееся в начале XX века во Франции. В основе кубизма лежит стремление художника разложить изображаемый трёхмерный объект на простые элементы и собрать его на холсте в двумерном изображении. Таким образом, художнику удаётся изобразить объект одновременно с разных сторон и подчеркнуть свойства, невидимые при классическом изображении объекта с одной стороны. Английский искусствовед Эрнст Гомбрих выводит истоки кубизма из творчества французского художника Поля Сезанна, приводя как пример его работы «Гора Сент-Виктуар со стороны Бельвю» и «Горы в Провансе», а также его ответ на письмо молодого Пабло Пикассо: «В одном из писем Сезанн рекомендует молодому художнику рассматривать натуру как совокупность простых форм — сфер, конусов, цилиндров. Он имел в виду, что эти базисные формы необходимо держать в сознании как организующее начало картины. Пикассо и его друзья восприняли совет буквально».
Идеи Сезанна действительно оказали огромное влияние на живопись XX века. В своих работах он намеренно искажал перспективу, чтобы отразить больше граней изображаемого объекта (по сути, этот же принцип лежит в основе кубизма). Кроме того, в своих произведениях он часто упрощал объекты до простых геометрических фигур.
Возникновение кубизма традиционно датируют 1905—1907 годами и связывают с творчеством Пабло Пикассо и Жак Брака.  Начало кубизма начинается с работы Пабло Пикассо “Авиньонские девицы” (1907год). 

Художник был вдохновлён африканской и творчеством Поля Сезанна. Термин «кубизм» появился в 1908 году, после того как Анри Матисс, увидев пейзажи Дома в Эстаке, написанные Жак Браком в 1908 воскликнул «Что за кубики». В своём развитии кубизм прошел несколько фаз и подразделяется на: сезанновский, аналитический и синтетический. 

Симановский кубизм - связано с именем французского живописца Поля Сезанна. В данный период кубисты старались отдаляться от передачи истинного вида, стремясь разложить объекты на отдельные формы и геометрические фигуры. Разложение объектов на множество форм, привело к определённой закономерности в использовании цветов. Элементы переднего плана окрашивались в тёплые тона, а элементы заднего плана в холодные.
Аналитический кубизм - характеризуется стиранием границ между пространством и формой. Появляются переливчатые цвета в полупрозрачных пересекающихся плоскостях. Теперь формы располагают в хаотичном порядке. Взаимодействие между пространством и формой - результат работы кубистов в аналитический этап.

Синтетический кубизм - Впервые элементы синтетического кубизма появились в работах Хуана с 1911 года. Данное направление стремилось к обогащению мира созданными объектами эстетики. Для конструирования объекта используются фактура поверхности, линии и узоры. На первом этапе синтетического кубизма, художники использовали аппликации для создания самодостаточного объекта. Однако в дальнейшем кубисты отказались от использования аппликаций, так как пришли к выводу, что создание полноценных комбинаций возможно без использования бумаги.


Литература. Во Франции реализм был связан с прагматизмом, с преобладанием материалистических взглядов, господствующей ролью науки. Среди крупнейших представителей реализма в литературе являются  
· Оноре де Бальзак - «Человеческая комедия»
·  Густав Флобер - «Госпожа Бовари» 
· Ги де Мопассан - «Жизнь», «Милый друг»
·  Эмиль Золя – (основоположник натурализма в литературе), «Западня», «Чрево Парижа», «Жерминаль»
· Альфонс Доде - «Короли в изгнании»
·  Проспер Мериме - «Кармен» (новелла), «Хроника царствования Карла IX» (представитель критического реализма).
 Представители романтизма в литературе 
· Стендаль - «Красное и черное», «Пармская обитель»
· Виктор Гюго - «Собор Парижской Богоматери», «Отверженные», «Человек который смеется»
·  Франсуа Шатобриан - «Рене» или «Следствие страстей», «Апология христианства», «Атала»
· Александр Дюма (отец) – «Три мушкетера», «Двадцать лет спустя», «Десять лет спустя», «Граф Монте-Кристо»

· Александр Дюма (сын) – писатель «Дама с камелиями»
· Жюль Верн – «Двадцать тысяч лье под водой», «Вокруг света за 80 дней», «Дети капитана Гранта», «Таинственный остров»
· Анатоль Франс – «Красная лилия», «Остров пингвинов», «Боги жаждут», «Таис»
· Жорж Санд (девичья фамилия Аврора Дюпен, по мужу баронесса Дюдеван) – «Консуэло» и продолжение романа «Графиня Рудольштадт».

Поэты:

· Шарль Бодлер - поэт, критик, эссеист и переводчик; Основоположник эстетики декаданса и символизма, повлиявший на развитие всей последовавшей европейской поэзии. Классик французской и мировой литературы. Произведение: «Цветы зла» (сборник стихов).
· Поль Верлен - поэт, один из основоположников литературного импрессионизма и символизма. Произведения: «Сатурнические поэмы» (или «Сатурналии»), «Галантные празднества», «Романсы без слов»
· Теофиль Готье - поэт, критик, романист, родоначальник школы парнасцев, которые сменили романтизм в поэзии и литературе.  Произведения: «Эмали и камеи» (сборник стихов), роман «Роман о мумии», «Капитан Фракасс». Писал сценарии для многих балетов.
· Стефан Малларме - поэт, примыкавший сначала к парнасцам. Поэзия парнасцев описательная позитивная, учитывает главным образом восприятие на основе чувственных ощущений. Малларме выдвигал внутреннее духовное постижение мира (идеалистическая философия Фихте и Шеллинга). Позднее становится одним из вождей символистов. Символизм Малларме противостоял натуралистическому стилю. Лирика Малларме— тематически неопределённая, зыбкая, с основными мотивами одиночества и скорби. Отнесён Полем Верленом к числу «проклятых поэтов».
· Альфред де Мюссе - поэт, драматург и прозаик, один из крупнейших представителей литературы романтизма. Произведения: «Ролла» (поэма), «Ночи «(поэтический цикл),роман «Исповедь сына века».
· Артюр Рембо – поэт, символист.
· Поль Элюар (Эже́н Эми́ль Поль Гренде́л) – поэт, один из основателей дадаизма, сюрреализма. Его муза Елена Дьяконова, которую называет Гала. После встречи с Сальвадором Дали, Гала уходит к Дали. По этому случаю художник пишет картину «Портрет Поля Элюара».
· Гийом Апполинер (Вильгельм Альберт Владимир Александр Аполлинарий Вонж-Костровицкий) – поэт, сюрреалист, богемный художник, гурман, модель авангардного поведения. Считается одним из самых влиятельных литературных деятелей начала ХХ века. Его литературная творчество повлияла на развитие таких направлений в искусстве как футуризм, кубизм, дадаизм и сюрреализм. В  конце 1910-х  Аполлинера организует  круг молодых поэтов, назвавших себя сюрреалистами — Андре Бретон, Филипп Супо, Луи Арагон, Жан Кокто. Термин «сюрреализм» принадлежит Аполлинеру. 
· Анри де Ренье – поэт, писатель, символист. Произведения: «Яшмовая трость», «Дважды любимая», «По прихоти короля».
· Андре Жид – писатель, прозаик, драматург, эссеист.
· Поль Валери –поэт, философ, эссеист, символист, эстет
· Виктор Гюго – поэт, драматург.
         Театр. Во Франции устанавливается Третья республика ««республика без республиканцев»). Она почти ничего не изменила в социальной жизни. Театр продолжал существовать без особых изменений, существую вне политических событий.  Появилось много водевилей, оперетт, комических опер, феерий, обозрений. Театр оставался, так же далек от жизни; он по-прежнему был ограничен узким кругом тем и замкнут в шаблоны художественных форм. А общественная мысль (демократические круги, прогрессивная интеллигенция) касалась многих социальных проблем, в искусстве возникала тема классовой борьбы, но на театральной сцене она никак не отражалась. В такой обстановке складываются идейные и эстетические принципы нового художественного направления – натурализма, в котором утверждался научный метод изучения жизни и отказывалось от романтического субъективизма и морализации. Представители этого направления смело ставили в своих произведениях острые социальные вопросы. Прогрессивные тенденции натурализма выразились в том, что в романах и драматических произведениях изображались хищнические нравы буржуазии, борьба за деньги, правдивые картины жизни бедноты и т.д. Натуралисты объясняли пороки общества наследственностью людей, а не социальными обстоятельствами. Поэтому они не создавали типизированных образов и типических обстоятельств. Следовательно, задача искусства 
 -  фотографически точно и бесстрастно изображать «куски жизни». Достаточно быстро это направление стало изживать себя. Теоретиком натуралистического направления в театре был Эмиль Золя. 
В статьях Эмиль Золя подвергает последовательной и глубокой критике состояние драматического искусства во Франции. И это самая сильная сторона его сочинений: он ставит вопрос о взаимоотношениях театра и жизни общества, ставит под сомнение специфику театра, заключающуюся в «театральности», которая не дает возможности проникновения на сцену жизненной правде, которая доступна литературе. Он считает, что обновление театра достигается через обновление репертуара. А репертуар должен отражать реальную жизнь. Он обосновывает закономерность появления натурализма, который идет на смену романтизму, исчерпавшему себя. Эмиль Золя противопоставляет литературу подлинных художников Стендаля, Бальзака, Флобера, Гонкуров «театральным писателям», которые пишут свои сюжеты, не считаясь с правдой, фальсифицируя жизнь, которые готовы «кувыркаться, лишь бы стяжать славу… под аплодисменты ловко подхватывать пятифранковые монеты». Золя считал, что появление натуралистической драмы изменит весь художественный строй театра. Если пьеса будет воспроизводить «кусок жизни», то это неминуемо поведет к отказу от современного типа спектакля, который сейчас подчеркнуто театрален. Его идеал – это «актеры, изучающие жизнь и передающие ее с простотой».
В конце XIX веке в драматургии и театре складывается идейно-эстетические принципы нового направления – символизма.
Реальная действительность воспринимается символистами как нечто поверхностное, несуществующее, как завеса, отделяющая человека от таинственной сути мира, от сил, определяющих пути и судьбы людей. Отсюда – ненужность реалистического изображения жизни, ибо суть жизни составляет иррациональное начало, которое может быть обозначено намеком на него – символом.
В основе этого направления философская концепция, отрицавшая существующий театр и со стороны формы, и со стороны содержания. Отрицание реальности выступало как форма борьбы против господствующего типа театра, в котором обедненное реалистическое начало перерождалось в плоское натуралистическое и легко сочеталось с мелодраматизмом или фарсовой занимательностью мещанской драмы. Такому типу театра противопоставлялся театр, стремящийся к философскому осмыслению бытия, уходящему за пределы повседневности.

Драматургом и теоретиком символизма был бельгийский писатель Морис Метерлинк. Его творчество тесно связано с французской культурой и оказало сильное воздействие на развитие драмы и театра конца XIX – начала ХХ веков. Концепция, которой следовал Метерлинк, состояла в следующем: разум и чувства не могут помочь познанию этого мира, лишь иррациональное начало духовной жизни человека – его душа – способно чувствовать близость иного мира, который враждебен человеку. Этот мир изображается в драмах Метерлинка в виде зловещих, неотвратимых, неумолимых сил судьбы. В ранних пьесах Метерлинка ярко выражены приметы декаданса: страх перед жизнью, неверие в разум и силы человека, мысли об обреченности, о бесплодности существования. Герой отсутствует. Его место занимает пассивная жертва рока. Бессильные и жалкие персонажи не могут быть участниками драматического конфликта. Столкновение человека с этими силами и составляет основу конфликта пьес Метерлинка 90-х годов. Он не принимает театр, обслуживающий буржуазно-мещанское большинство, и ищет новые пути театра, новые формы. И с этой точки зрения, он в своих исканиях близко подходит к драматургическим и сценическим открытиям А.П. Чехова (отказ от изображения исключительных героев, новая форма драматического конфликта, «подводное течение» – принцип подтекста, значение пауз, создание настроения и др.).
В 1908 г. Метерлинк создает пьесу «Синяя птица», которая стала самым известным его произведением. Эту популярность она завоевала благодаря той жизнеутверждающей, светлой теме, которая определяет всю атмосферу пьесы. Герои пьесы – дети, и жизнь предстает, как бы увиденная глазами детей. Они открывают вокруг себя мир, полный красоты и одухотворенности и требующий от человека смелости и добрых чувств. И если раньше Метерлинк говорил о трагизме повседневности, то теперь он говорит о ее красоте и поэтичности
Драматурги:

· Виктор Гюго – «Эрнани», «Король забавляется» (итальянский композитор Джузеппе Верди пьесы пишет оперу «Риголетто»), «Лукреция Борджия», «Кромвель»

· Александр Дюма (сын) – «Дама с камелиями» (итальянский композитор  Джузеппе Верди  на сюжет пьесы пишет оперу «Травиата»).

· Проспер Мериме

· Жюль Верн
· Эдмон Ростан «Сирано де Бержерак»

Музыка. В музыкальной культуре Франции в конце XIX века зарождается импрессионизм в музыке как прямая оппозиция академическим традициям. Наиболее выдающим представителем этого направления был Клод Дебюсси. Композитор опирался на национальные традиции французского искусства. Значительное влияние на его творчество оказало влияние творчество поэта-символиста Поля Верлена, его стихи были близки по своему духу импрессионистам.   В своей поэзии Поль Верлен отображал сложный мир чувств и переживаний, придавая стихам тонкую музыкальность. Однако непосредственно подготовила появление музыкального импрессионизма -  живопись. Не случайно музыкальные картины Клода Дебюсси сравнивали с некоторыми пейзажами Клода Моне. У художников импрессионистов и композиторов импрессионистов общей была не только тематика, но и художественный метод – стремление к передаче первого непосредственного впечатления от явления. Это и определило тяготение музыкантов импрессионистов к миниатюрным формам: к романсу, прелюдии, ноктюрну, фортепианной или оркестровой миниатюре с импровизационной манерой изложения.
· Клода Дебюсси - «Вечер в Гренаде», «Менестрели». «Девушка с волосами цвета льна», «Сады под дождем», «Ветер на равнине», «Шаги на снегу».
   Творческие устремления Клода Дебюсси продолжал и  Морис Равель. Композитор в своем творчестве постепенно отходит от созерцательного восприятия окружающего мира и преувеличение чувства колорита. Морис Равель тяготел к классической музыке, где использовал современный средства выразительности, интерпретировал творчество других композиторов. 
· Мориса Равеля -  «Менуэт в стиле Гайдна», фортепианный концерт «В духе произведений Моцарта»; балеты – «Болеро», «Дафнис и Хлоя»
 Морис Равель помимо сочинений  также занимался оркестровкой фортепианных произведений, например, «Картинки с выставки» русского композитора М. Мусоргского. В отличие от многочисленных направлений модернистского искусства начала XX века, творчество Дебюсси и Равеля отличает полное отсутствие болезненной утонченности, смакование уродливого. Искусство обоих композиторов, как и полотна художников -  импрессионистов, по-настоящему оптимистично и передает радостное ощущение жизни. 
Однако в музыкальной культуре Франции доминирующее положение занимало линии развития классической музыки:

· Жорж Бизе - опера «Кармен», «Арлезианка»

·  Гектор Берлиоз - симфоническое творчество («Фантастическая симфония»)

·  Шарль Гуно – оперы: «Фауст», «Ромео и Джульетта»
· Жюль Массне – оперы: «Манон Леско», «Вертер»

· Камиль Сен-Сан – опера «Самсон и Далила»,  сюита «Карнавал животных» (для камерного оркестра), «Интродукция и Рондо Каприччиозо» (для скрипки с оркестром).
· Лео Делиб  - опера «Лакме»
·  Джакомо  Мейербер – оперы: «Гугеноты» и «Пророк»

·  С.Франк – писал произведения для фортепиано, органа, симфонического оркестра, его творчество оказало влияние на творчество Мориса Равеля , Клода Дебюсси.
· Жака Оффенбаха  - творчество тесно связано с созданием музыкального жанра -  оперетты. Его оперетты остроумные и жизнерадостные, наполненные красочной музыкой, то лиричной, то каскадной, были чрезвычайно популярны во всей Европе. Они являются центром всего его творчества.   Произведения: «Прекрасная Елена», «Синяя борода», «Парижская жизнь». На склоне лет композитор знаменитую оперу «Сказки Гофмана» (по мотивам произведений Гофмана).
Балет (фр. ballet, от итал. ballo — танцую) — вид сценического искусства; спектакль, содержание которого воплощается в музыкально-хореографических образах. Чаще всего в основе балета лежит определённый сюжет, драматургический замысел, либретто, но бывают и бессюжетные балеты. Основными видами танца в балете являются классический танец и характерный танец. Немаловажную роль здесь играет пантомима, с помощью которой актёры передают чувства героев, их «разговор» между собой, суть происходящего. В современном балете широко используются также элементы гимнастики и акробатики. Балет требует выдержки и выносливости от любого человека, занимающегося им. 

Балетмейстер — автор и постановщик балетов, танцев, хореографических номеров, танцевальных сцен в опере и оперетте, руководитель балетной труппы. Балетмейстер ставит хореографические сцены, танцы, создаёт систему движений в пространстве сцены или танцевальной площадки, определяет грим и костюмы персонажей, выбирает декорации и освещение. Все это он подчиняет основной идее, чтобы танцевальное зрелище представляло собой гармоническое целое. Знаменитые балетмейстеры – постановщики: Шарль Луи Дидло, Артур Сен-Лион, Морис Петипа, Жюль Перро, Август Бурнонвиль.
· Адольф  Аден – балет  «Жизель», «Корсар»
· Лео Делиб – балеты: «Коппелия или Девушка с эмалевыми глазами», (сюжет по новелле Гофмана «Песочный человек»), «Сильвия или Нимфа Дианы»
· Жак Оффенбах -  «Бабочка»

· Шарль Гуно  - хореографическая сцена «Вальпургиева ночь» из оперы «Фауст»
· Пуни Цезар – (итальянец) работал во Франции с французскими балетмейстерами Артуром Сен-Леоном и Морисом Петипа. 
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